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Paraula ; compromís 
El CQS de Gospord Meyer, de Jean Yves Picq. Traducció: Caries Batlle. Direcció: Toni Casares. 
Escenografia: Max Glaenzel i Estel Cristia. Interprets: Osear Intente i Andreu Rifé. A la Sala 
Beckett, de l' I I de desembre de 2002 al 12 de gener de 2003. 
Text magnífic que no defuig el compromís amb la nostra realitat més immediata, que 
incideix en la multiculturalitat, en el més profund de les essencies ancestral s, en.l'irreal d'una 
realitat presidida per I'ambició purament economica, en la lIuita descarnada de I'home contra 
I'home, de la violencia del capitalisme contra la humanitat. Text magnífic que dóna protago-
nisme a la paraula -no exempta de poesia- per mostrar alhora la fe en la capacitat del 
teatre per canviar la realitat. 
A El CQS de Gospord Meyer -escrita el 1993-, mentre Gaspard Meyer s'enriqueix salvat-
gement a Madagascar; un poble indi desapareix sota la pols i la sorra de les excavadores de 
les quals tothom fuig excepte un nen, potser el símbol rebel del poble, ossos de denúncia que 
s'ha d'ocultar -negant així la realitat-, pero que I'altre nen, el fill de Gaspard Meyer, no podra 
oblidar mai. Els fets reviuran en ell I'acusat instint de violencia del seu pare, la violenta com-
petitivitat torturant deis seus partits de tenis, el feixisme deis entrenaments físics als qual el 
sotmet, el portaran al mutisme i I'autisme durant anys. No hi ha la mare, pero sí la fugida cap 
a aquelles cultures eliminades per la fon;:a, la creació d'un món, no més irreal que la realitat, 
en que una ancestral figura femenina índia l'ensenya la calidesa de les Ilengües primigenies, el 
Iloc on viuen els morts de les més savies cultures primitives. L'espectacle ens mostrara aques-
tes realitats i aquestes irrealitats mitjanc;:ant I'entrevista que fa a Gaspard Meyer un professor; 
un psiquiatra, poc abans que Gaspard Meyer fill decideixi sortir del seu mutisme davant els 
mitjans de comunicació per denunciar els crims del seu pare. Pero les accions del pare cauran 
a la bossa, i en provocaran el su'lcidi.Té cap missatge I'obra? No, només una advertencia per a 
la qual seria difícil trobar solucions, una reflexió sobre la brutalitat irreal de la nostra realitat. 
És un text que no dóna solucions, peró que no eludeix el compromís social i polític. I que, 
escrita el 1993, manté de manera alarmant la seva actualitat. Sense anar més IIUny, podríem 
parlar de la catastrofe ecológica del Prestige. o, potser; com ens diu Casares, d'incidir en la rea-
litat per mitja de la fantasia. ¿És el nen assassinat per I'excavadora el mateix Gaspard Meyer fill 
que, incapac;: de sobreviure en la irreal realitat, es refugia en els mites primigenis? ¿S'ha con-
vertit potser en el mateix nen indi assassinat per les excavadores? 
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Jean Yves Picq (1947) -que defineix la seva obra com a faula poeticoeconomica- no 
pertany a I'estirp .dels joves dramaturgs, té un nombre important de textos, estrenes, inter-
pretacions, direccions esceniques, adaptacions, i el seu teatre, com a autor, esta a les cartelleres 
franceses des del 1985. No coneixem el seu teatre al nostre país, i la seva primera obra aquí 
estrenada ens sorpren tan agradablement que ens incita a coneixer-ne la resta. 
Toni Casares, amb la seva habitual precisió, ha dirigit l'espeCtacle amb pulcritud i adequats 
moviments; ha sabut imprimir als dos actors el caracter i la sensibilitat deis seu s dos personat-
ges principals, eludint amb naturalitat la possible presencia deis altres dos absents, el pare i I'ín-
dia ancestral. I potser només en I'escena en que Gaspard Meyer fill narra la seva historia amb 
I'ancestral índia advertim una certa morositat en I'espectacle. 
En una vetusta pista de tenis tancada per I'habitual tanca i en la qual el temps ha marcat el 
seu pas, a causa d'uns vells objectes deteriorats, una plastica habilment creada per a I'espai 
escenic, Oscar Intente, com a professor, i Andreu Rifé, com a Gaspard Meyer fill, interpreten 
amb prou convicció els seus personatges. Els podria faltar una certa fon;:a en I'inici de I'espec-
tacle, pero van fent-se i creixent amb ells a mesura que avan<;:a. El cos de Gospord Meyer o de 
lo in~uencio de lo memoria deis indis en uno pisto de tenis és un espectacle sorprenent, com-
promes i contemporani esteticament i etica que val la pena veure. 
Domestica violencia sexual 
Totuotge, de Dea Loher. Traducció: Marius Gomis. Direcció: Pep Pla. Interprets: Rosa Cadafalch, 
Núria Font, Jordi Martínez, Meritxell Santamaria, Pau Derqui. Artenbrut Teatre, del 13 de 
desembre de 2002 al 9 de gener de 2003. 
Dea Loher (Alemanya, 1964) és una autora d'exit reconegut des del 1991, quan, després 
d'estar-se al Brasil, va escriure la seva primera obra, El espacio de Oigo, en que qüestiona la 
relació de domini entre botxí i víctima. De lIavors en<;:a, el tema esta a la base de la seva obra 
dramatica, que ja arriba a deu títols, i que ha estat representada en diversos p,iI"sos europeus. 
La visió del món d'aquesta autora no és optimista. Les seves obres solen acabar amb su"lcidis, 
morts, cameres de gas, explosions terroristes ... Totuotge (1992) -que té el premi del Royal 
Court londinenc, entre d'altres- tracta la violació incestuosa sota el punt de vista de la relació 
víctima-botxí. La recent Adom Geist (1998) també gira entorn de I'incest. És un món personal 
de I'autora que, sota la perspectiva de la dona i en un to de fantasia onírica i cruel, ens mostra 
la violencia i la sordidesa de la dominació, en faules en que el seu únic «final feli<;:» possible és 
la mort o I'assassinat. 
Totuotge ens presenta un pare sexualment violent que sotmet les seves dues filies adoles-
cents i és capa<;: de deixar-Ies embarassades; que maltracta una esposa malalta aparentment 
incapa<;: de qualsevol intent de reacció; que impedeix que la filia gran, submisa i atemorida, ini-
eIi una vida normal de parella; i que ignora amb cinisme el camí al qual ha empes la seva filia 
petita, dedicada a la prostitució clandestina. Un ésser a qui només se li pot desitjar la mort, 
214 
Tatu~tge, de Dea Loher. Direcció: Pep Pla. 
Estrenat a /'Artenbrut el 13 de desembre de 2002. 
A la foto, Núria Font i Jordi Martínez. 
com a alliberament d'aquest microcosmos sotmes a totes les humiliacions i servituds. Són un 
tema i una historia que Loher ens presenta amb una escriptura dramatica hábil i personal, que 
podríem considerar-los hiperrealisme brut. que en un altre pla de la narració, al pensament i 
els sentiments deis seus personatges, es fa poetic i intimista, esquinc;:at i tendre alhora. Pep Pla 
ha dirigit el text amb una gran pulcritud, equilibrant tots els tons en un espai net i funcional 
en el qual tot es mou adequadament i harmoniosa, fonent en I'atmosfera els sons i la iHumi-
nació amb els estats d'ánim deis personatges. Jordi Martínez és el pretes seductor, eix de la 
violencia. Rosa Cadafalch és la impressionant esposa i mare aniquilada. De menor altura inter-
pretativa, pero amb suficient eficacia, les dues filies, Meritxell Santamaría i Núria Font; i el jove 
home enamorat i egoista alhora, Pau Derquí. 
Estem davant d'un text compromes amb la nostra societat. una obra ágil, ben constru'ida i 
ben posada en escena que manté tothora I'interes. És un bon inici d'una nova etapa de 
l'Artenbrut sota la direcció artística de Josep Costa, Pep Pla i Ester Alonso. Un espectacle reco-
manable. 
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L'encantador de serps 
L'hipnotitzodor, de Paco Zarzoso. Direcció: Toni Casares i Paco Zarzoso. Interpret: Pedro 
Rebollo. Sala Beckett, del 22 de gener al 9 de febrer de 2003. 
Paco Zarzoso té un lIenguatge que, emergent de les anomenades «noves dramatúrgies», 
conté la personalitat dramatúrgica de I 'autor. el seu món,la seva mirada «desde la otra orilla», 
les seves imatges poetiques. La seva última obra, L'hiptonizodor, té tot aixo, pero a més, té 
també la particularitat de ser el seu primer monoleg de lIarga durada i, d'alguna manera, de 
mantenir les unitats de temps, espai i acció, si per acció entenem la reflexió d'algú davant el 
públic. Hi ha per descomptat I'ambigüitat que es mou entre els límits de la realitat i la irreali-
tat. És el buit de la ment, de la solitud compartida que inventa paraules i accions de consol i 
companyia. És I'espai de ficció del desconcert i I'absurd, que sorgeixen del realisme, de la reali-
tat mateixa. Perque la realitat és el dolor i la vida de malson que assetgen el protagonista i el 
seu públic. La mort, el Déu creador d'aquest món, el dolor. la soledat, I'estafa, són els temes 
que van rodant entre els espectadors. I un món possible que contrasta amb el nostre món 
real. L'hipnotitzador entra a I'escenari d'un teatre d'una gran urbs, on els espectadors acu-
deixen per ser hipnotitzats, éssers alcoholics, drogoaddictes, psicotics, que paguen una entra-
da per minorar els seus problemes mitjan<;ant la hipnosi; tots formaran una humanitat hip-
notitzada, adormida, malalta, amb els ulls tancats. L'hipnotitzador és un actor de poca catego-
ria que guanya així els diners, recorrent els camins d'un somni que també el concerneixen a 
ell. El seu espectacle s'iniciara amb la inducció a la hipnosis del públic, pero després ens 
mostrara la seva propia hipnosis, que recorre un laberint de somnis i anecdotes que el 
traslladen d'un lIoc a un altre sense moure's de I'escenari. És una parabola sobre el nostre món 
nihilista, sobre la nostra societat, formada per individus assetjats per la por; «protagonistes 
d'una peHícula de terror». Una habitació d'hotel; un museu on es pot fumar mentre es con-
templa un quadre amb un cel ennuvolat al capvespre, on es veu una dona i un nen, mare i fill, 
o potser Orfeu i Eurídice; una conversa de I'hipnotitzador que ha «adormit tota una ciutat», 
amb un Déu insomne que «ha adormit tot un poble»; la soledat d'un bar i una copa i la neces-
sitat que la paraula aliena ens acompanyi, «els magatzems del dolor» i la can<;ó de bressol que 
el protagonista es canta a ell mateix per adormir-se.Tot succeeix durant la hipnosi, de la qual 
el públic despertara al final per aplaudir un petit gran espectacle, per sortir de la Sala Beckett 
amb un estat d'anim relaxadament assossegat. Són sis escenes, un espectacle d'una hora que 
manté amb vigor el ritme de la paraula teatral. una exceHent petita obra de Paco Zarzoso que 
no ha necessitat cap altre decorat que una cad ira i uns focus habilment usats. 
Un espectacle que, aixo sí, ha calgut d'un actor capa<; de transmetre aquesta magica sen-
sació d'hipnosi, amb una paraula senzilla i matisada, que defuig qualsevol estridencia, pero 
també de tota possible monotonia, amb un gest mesurat, sobri i poderós. És Pedro Rebollo, 
«encantador de serps», per a qui Zarzoso ha escrit L'hipnotizodor. 
És un text, un actor; ni més ni menys, un espectacle essencial absolutament capa<; de seduir-
nos. Val la pena anar a la Sala Beckett. 
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Excessos 
Excés (escenes deIs darrers dies) , de Neil LaBute. Traducció: Carlota Subirós. Direcció: Magda 
Puyo. Interprets: Andreu Benito, Joan Carreras, Cristina Genebat, Daniela Feixas. TNC, Sala 
Tallers, del 21 de gener al 2 de febrer de 2003. 
Al projecte T-6, amb que el TNC beca sis autors, un d'ells estranger, s'inclou Neil LaBute 
( 1961 ), autor deis Estats Units, de religió mormona, director de cinema a més de dramaturgo 
Excés s'estrena a Nova York el 1999 i la seva versió cinematogrMica (2002) ha estat protago-
nitzada per la televisiva Calista Flockhart.Tot sembla parlar-nos d'un text d'exit previ a aques-
ta representació al TNC. Pero em pregunto: estem davant un text propi de la «modernitat» 
actual? Potser sí, si aquesta modernitat es refereix a la indiferencia amb que es contemplen els 
fets, encara que siguin tragics, per la monotonia amb que es narren, per un cert estil que podria 
emparentar-se lIunyanament amb American Psycho, de Brett Easton Ellis. El que és cert és que 
el públic barceloní de I'estrena no semblava entusiasmat, sinó que més aviat s'hi detectava un 
cert avorriment a la sala i bastant desercions durant I'entreacte. L'obra presenta tres histories 
que, amb un rerefons mític, ofereix la cronica de tres experiencies tragiques explicades pels 
seu s protagonistes -mormons, com I'autor-, de tres crims que pretenen relacionar-se amb 
els mites d'lfigenia, Medea i els Sants Venjadors, de tres estats de culpabilitat que descobreixen 
la violencia ancestral de la nostra societat, capa~ d'actes terribles sense cap inquietud moral, 
de persones «bones» que cometen actes essencialment «dolents», actes que destrueixen 
confessions sense culpa de I'horror quotidia. Són tres histories narrades al públic. Narrades 
amb fredor i monotonia, amb un espai buit, poblat només per un panell de fons que, en la ter-
cera escena es converteix en la pantalla internautica que reprodueix la protagonista. Molta 
«modernitat» i bastant avorriment. Un home ajuda a morir la seva filia de cinc mesos, un jove 
narra com han matat un homosexual en un urinari públic, una dona explica I'assassinat del seu 
company. Podrien fer servir el mateix to per explicar-nos la marca d'after-shave que fan servir 
o la talla de la seva samarreta. Potser és un estil molt actual, encara que han passat molts anys 
-vint aproximadament- des del Menys que zero, de Brett Easton Ellis, o El lenguaje perdido 
de los grúas, de David Leavitt, per esmentar dos exemples d'aquesta literatura que aquí es va 
ano menar «realisme brut».A mi no em va interessar. Crec que al públic «normal» tampoc I'in-
teressara. Dins d'aquests parametres, la traducció, la direcció i la interpretació són exceHents, 
fins i tot versatil i expressiva la de Joan Carreras i la de Daniela Freixas. És un bon espectacle? 
Potser sí. Valia la pena aquesta experiencia del T-6? La pregunta, en atenció a alguns joves 
«moderns», la deixaré a I'aire. 
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Text i reflexió 
Celabert, de David Hare. Traducció: Joan Sellent. Direcció: Ferran Madico. Escenografia: Quim 
Roy. Interprets: Marta Calvó, Josep Maria Pou, David Janer. Teatre Romea, 20 de gener de 2003. 
David Hare (1947), un deis autors més interessants de la seva generació a la Gran Bretanya, 
va estrenar la seva primera obra, Slong, el 1970, en un moment en que la Gran Bretanya per-
metia un ciar to d'esquerres, que avui, en les seves darreres obres, Hare encara manté, encara 
que el seu to sigui molt més moderat, i la coralitat de les seves primers obres s'hagi vist redu'¡'-
da a un esca.s nombre de personatges. Tant a Skylight -ülabert, aquí-, estrenada al Royal 
Court amb direcció de Richard Eyre al maig del 1995, com a My Zinc Bed, estrenada també al 
Royal Court amb direcció de I'autor al setembre del 2000, els personatges es redueixen a un 
dona, un home de negocis madur i un jove de vida bohemia. Són histories que se centren en 
la relació de parella i en I'adulteri, pero que continuen reflexionant sobre les diferencies de 
classe social, sobre el contrast entre la miseria de molts i I'exit empresarial i economic d'altres. 
Són obres en que el text i la reflexió predominen sobre I'acció, i en que la dona se situa al cen-
tre del conflicte. Són obres per al IIu'iment de grans actors, per a I'entreteniment i la reflexió 
d'un públic capa<;: d'apreciar la paraula escenica, que alhora que reflexiona, abunda en tocs 
d'humor ironic i de vegades burxant. 
Celabert la protagonitza una dona que després d'un gran amor adúlter decideix prendre 
les regnes de la seva vida en solitari i amb molt pocs mitjans economics, i viure en un laft deis 
suburbis londinencs, dedicar la seva vida a una feina de mestra que li permet d'ajudar els més 
necessitats, i ~onar així sentit a la seva existencia solitaria. L'acció s'inicia quan el passat torna; 
quan la visita el jove fill del marit amb qui va conviure durant sis anys; poc després ho fa el 
marit, vidu avui, amb qui va tenir una forta relació amorosa. És un capvespre seguit d'un matí 
en que es confronten tres actituds diferents, difícils d'harmonitzar, malgrat els sentiments que 
uneixen el gran empresari i la mestra. És una historia gairebé comuna, que podria perpetuar-
se en una nova relació de tres entre la protagonista, el fill i el pare, pero a la qual Hare no dóna 
més solució que aquesta harmonia impossible d'actituds vitals. És una obra basada en el dia-
leg, el text, la reflexió i en la interpretació exceHent de Marta Calvó, que mostra aquí, amb tot 
el seu esplendor, els seu s magnífics dots de gran actriu, i en la no menys exceHent interpretació 
del ja reconegut Josep Maria Pou. David Janer mostra una certa pressa en la seva primera inter-
venció, pero esta molt ajustat en el seu paper en I'altre moment escenic, al final d'aquest 
Celabert. 
No és un espectacle grandiloqüent; tampoc no hi ha un gran joc escenografic en la posa-
da en escena. La traducció, excepte en petites errades (per posar un exemple, octuolly no sig-
nifica octuolment, sinó en reolitot) son a adequadament. Pero Celabert és un espectacle interes-
sant, de paraula i pensament, sobri i ben interpretat, un espectacle poc habitual avui a la nos-
tra ciutat, que ens descobreix un important autor. Els ho devem a Focus i a Calixto Bieito. 
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